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 Prog_8.ZK_30.4.1.5.2005  13.04.2005  9:51 Uhr  Seite 4    (Schwarz/P
Programm
5
Sergej Prokofjew (1891 – 1953)
„Pique Dame“ – Suite aus der Filmmusik zu Alexander Puschkins
Erzählung op. 70a (Konzertfassung von Michail Jurowski)
I Ouvertüre – Umherschweifen – Hermann vor dem Haus der Gräfin –
Lisa – Hermann zu Hause
II Morgen
III Hermann sieht Lisa – Hermann überreicht Lisa einen Brief –
Lisa liest den Brief – Lisa träumt und schreibt eine Antwort
IV Lisa geht mit dem Brief hinaus zu Hermann –
Hermann liest den Brief – Hermann vor dem Haus der Gräfin –
Hermann in Lisas Zimmer
V Ball
VI Lisa allein in ihrem Zimmer und Hermann allein vor den Karten –
Besuch der Gräfin – Hermann schreibt seine Visionen auf, steckt Geld
ein und kommt in den Spielsalon – Erster Gewinn – Zweiter Gewinn –
Hermann geht zum dritten Mal in den Spielsalon –
Hermann hat verloren – Letztes Wiedersehen
Alexander Glasunow (1865 – 1936)
Konzert für Violine und Orchester a-Moll op. 82
(einsätzig) Moderato – Andante sostenuto – Allegro
P A U S E
Peter Tschaikowski (1840 – 1893)
Sinfonie Nr. 6 h-Moll op. 74 (Pathétique)
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Michail Jurowski, geboren 1945 als Sohn desKomponisten Wladimir Jurowski, studierte
am Moskauer Konservatorium (Leo Ginsburg und
Alexej Kandinsky) und wurde 24jährig Assistent
von Gennadi Roshdestwensky beim Großen Sin-
fonieorchester des Staatlichen Rundfunks und
Fernsehens in Moskau. Seit 1978 dirigierte er als
Gast an der Komischen Oper Berlin und übernahm
dort 1998 die Neuinszenierung von Prokofjews
„Die Liebe zu den drei Orangen“. Auf Grund einer
Einladung der Dresdner Semperoper übersiedelte
er 1989 nach Deutschland und arbeitete danach
mit verschiedenen Opernhäusern zusammen (in
Berlin: Staatsoper, Deutsche Oper, Komische Oper;
Leipzig; Hamburg) und dirigierte bei bedeutenden
Orchestern Deutschlands (z.B. Staatskapelle Dres-
den, Rundfunk-Sinfonieorchester Berlin, Rund-
funksinfonieorchester Stuttgart, Stuttgarter und
Münchner Philharmoniker).
Er war ständiger Gast der führenden Orchester
Skandinaviens und Spaniens (darunter Orquesta
Nacional de España), beim Tonkünstlerorchester
Wien, beim Orquesta Filarmónica de Buenos Ai-
res. 1992/93 war er GMD und Chefdirigent der
Nordwestdeutschen Philharmonie. Während der
Dresdner Musikfestspiele 1993 dirigierte er u.a.
„Jolanthe“ von Tschaikowski und „Francesca da
Rimini“ (Inszenierung: Sir Peter Ustinov) von Rach-
maninow. Michail Jurowski war 1997– 2000 GMD
am Volkstheater Rostock und leitete auch die
Norddeutsche Philharmonie Rostock. 1998 bis
2001 war er Chefdirigent der Oper Leipzig, wo er
bereits 1997 „Die Nase“ von Schostakowitsch ein-
studiert hatte. Seit 1998/99 ist er ständiger Gast-
dirigent beim Rundfunk-Sinfonieorchester Berlin,
seit 2001/02 ständiger Dirigent der Deutschen
Oper Berlin, seit 2002/03 Gastdirigent der Oper
Frankfurt, ab 2003/04 Erster Dirigent des Ton-
künstlerorchesters Wien und ab 2004/05 ständi-
ger Gastdirigent des Odense Sinfonieorchesters.
Dirigent
In der vergangenen Saison
war der Künstler erstmals Gast
der Dresdner Philharmonie
(9. Philharmonisches Konzert)
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Mehrere CD-Produktionen liegen vor, so bei „Le
chant du monde“ (Die Nacht vor Weihnachten)
und bei „Capriccio“ (gesamte Vokalsinfonik von
Schostakowitsch), bei CPO (Prokofjews „Aschen-
puttel“ und „Die Steinerne Blume“), dazu „Ritter
Blaubart“ und „Tatjana“. 1992 und 1996 erhielt
er den Deutschen Kritikerpreis.
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Solist
8
Wir hören die einzigartige
„Ex-Leopold-Auer“- Stradivari (1690),
eine Dauerleihgabe der Stradivari
Society Chicago an den jungen Geiger
D er 1973 in der Ukraine geborene VadimGluzman, dessen Spiel das Beste der großen
russischen, israelischen und amerikanischen Gei-
genschulen in sich vereint, begann als Sieben-
jähriger mit dem Geigenspiel. Er studierte u.a. bei
Zakhar Bron, Yair Kless, Arkady Fomin, Dorothy
DeLay und Masao Kawasaki. Von Kritikern und
Publikum gleichermaßen gefeiert, tritt er als So-
list mit großen Orchestern und namhaften Diri-
genten oder als Duopartner mit seiner Frau, der
Pianistin Angela Yoffe, in aller Welt auf. Als Sech-
zehnjähriger durfte er Isaac Stern vorspielen, eine
Begegnung, aus der eine wunderbare Freund-
schaft entstand. Vadim Gluzman gewann im Jahr
1994 den Henryk Sze-
ryng Foundation Career
Award. Im Juni 1998
wurde er spontan als
Solist für die Bernstein-




mit diesem Ballett auch
im New Yorker Lincoln
Center auf. In der Sai-
son 2003/2004 wirkte
er erneut bei einer
Ballettproduktion John
Neumeiers als Violin-
Solist mit. Die Premiere
von „Préludes CV“ mit
der Musik der jungen
russischen Komponistin
Lera Auerbach fand mit
großem Erfolg im Som-





Label BISrecords ist im
April 2003 eine CD
mit Lera Auerbachs
„24 Präludien für Vio-





Kancheli und Vasks ist
2004 erschienen.
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Sergej Prokofjew hatte 1918 seine Heimat ver-lassen und reiste vornehmlich als Pianist und
Dirigent durch Europa und die USA. Seine Heimat
wurde ihm allerdings nicht fremd, und er sehnte
sich schon bald danach, „wieder russische Laute …
ihre und meine Lieder zu hören“. Erst 1933 kehr-
te er zurück, durchlebte Hoffnung und Erfolg, aber
auch Demütigung und Pein. Er gab seiner Musik
gern eine bühnenmäßige Wirksamkeit. Das zeigt
sich deutlich in seinen Kompositionen für Ballett,
Oper und Film. Seine Filmmusik zu „Pique Dame“
entstand 1936 zur100.Wiederkehr des Todestages
von Puschkin, wurde aber schließlich nicht benö-
tigt, weil der Film nicht gedreht werden konnte.
Zum Programm
9
EX I L U N D MU S I K
Alexander Glasunow, u.a. Lehrer von Schostako-
witsch, wurde gelegentlich als „der größte russi-
sche Sinfoniker“ betrachtet und zeitweise sogar
über seinen Landsmann Tschaikowski gestellt. Er
gehörte zu denen, die sich mit den Idealen einer
„russischen Nationalmusik“ auseinandersetzten, je-
doch öffnete er sich in seiner Kunstauffassung der
Welt, um sich nicht im eigenen Garn zu verfan-
gen. Seine letzten Jahre verlebte er ganz in Paris,
fern der Heimat. Das Violinkonzert gilt als seine
meistaufgeführte und populärste Komposition. Es
steht neben dem Violinkonzert von Sibelius in er
ersten Reihe der Werke des 20. Jahrhunderts und
machte seinen Komponisten weltberühmt.
Peter Tschaikowskis „Sechste“, die „Pathétique“,
ist ein Abschiedswerk in der Todestonart h-Moll,
angefüllt mit einem „geheimen Programm“, dem
des „eigenen Seins“. Traum und Wirklichkeit ver-
mischen sich in großer Musik. Das Werk scheint das
geheime Requiem seines Komponisten zu sein,
drückt es doch musikalisch einen Rückblick aufs ei-
gene Leben aus und ist durchdrungen von dem,
was man Sterbeangst nennen könnte. 
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geb. 11. (23.) 4. 1891
in Sonzowka (Ukraine);





Komposition bei A. Lja-
dow, Instrumentation
bei N. Rimski-Korsakow,



















„Peter und der Wolf“
1948
„Formalismus-Beschluß“





Sergej Prokofjew hatte 1918 seine Heimat ver-lassen, um die Welt für sich zu erobern. Er rei-
ste vornehmlich als Pianist und Dirigent durch Eu-
ropa und die USA, lebte auch etliche Jahre in Paris,
wo er sich die besten Bedingungen für sein Schaf-
fen erhoffte. Allerdings hielt es ihn auf Dauer nicht
im Ausland. Nach einigen Besuchen seiner alten
Heimat (seit 1927) kehrte er 1936 vollends zurück,
weil er offensichtlich nicht den gewünschten Er-
folg in der Fremde finden konnte und schließlich
meinte, daß er die russische Sprache in seinem Ohr
widerhallen hören müßte und weil er mit seinen
Landsleuten reden wollte, damit sie ihm etwas
zurückgeben könnten, was ihm fehlen würde:
„ihre Lieder, meine Lieder“. 
Heimat-Sehnsucht nach den
umtriebigen Jahren im Ausland –
Ringen um eine „neue
Einfachheit“ in der Musik
Sergej Prokofjew
10
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Sergej Prokofjew;
Porträt von A. P.
Ostroumowa-Lebedewa
(Paris 1926)
In der alten Heimat wurde er enthusiastisch auf-
genommen, war er doch einer der Ihrigen, der
zwar als zeitweiliger Exilant im Ausland gelebt
hatte, jedoch nach Hause gekommen war, also
doch sehr genau wußte, wo er hingehörte. Man
war bereit, ihn wieder aufzunehmen und sich auf
seine Musik einzulassen. Denn inzwischen bemüh-
te Prokofjew sich stark, einen allgemeinverständ-
lichen „Ton“ zu finden, eine „neue Einfachheit“
zu entwickeln. Sein kompositorischer Stil glätte-
te sich gegenüber seinen früher gelegentlich recht
exzentrischen und mitunter wilden musikalischen
Ausbrüchen. So wurde seine Musiksprache mehr
und mehr von optimistischer Kraft und Lebens-
freude geprägt, allerdings fernab von banaler
11
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Volkstümelei. Man spürte nichts mehr von gewis-
sen radikalen Avantgardismen seiner frühen
Schaffenszeit, und die lyrisch-kantable Schönheit
seiner Musik, deren Eleganz und Esprit verhalfen
ihm rasch zu einer großen Beliebtheit. Die oftmals
kühlen Reaktionen des Pariser Publikums schienen
vergessen. Es tat Prokofjew wohl, verstanden und
vielleicht sogar geliebt zu werden. Er war in der
Heimat wirklich angekommen. Dafür war er auch
bereit, bestimmte ideologische Aspekte zu tole-
rieren und sich mit den Fragen des „sozialistischen
Realismus“ vertraut zu machen, manches sogar zu
begrüßen und in sein eigenes Schaffen einzube-
ziehen. Aber bald bemerkte er, daß ihm durch sei-
ne Rückkehr in ein doktrinäres Land wohl doch
mehr Fesseln auferlegt worden waren, als er dul-
den konnte. Er mußte sich in gewisser Weise re-
glementieren lassen, etwas, was ihm vormals im
Westen nicht passiert war. Und so begann er, ei-
nen Weg zu suchen, der es ihm gerade wegen
dieser stalinistisch geprägten Kulturdoktrin er-
möglichen sollte, seine eigenen künstlerischen An-
sprüche auch weiterhin umzusetzen. Er fand
schließlich Möglichkeiten, den Normen des „sozia-
listischen Realismus“ zwar im Grunde zu entspre-
chen, ihnen aber nicht bis zur Selbstaufgabe zu
folgen. Deshalb blieb er – insbesondere in späte-
ren Jahren – Anfeindungen durch offizielle Stel-
len ausgesetzt, die 1948 zur ernsthaften Maßre-
gelung und zum Aufführungsverbot einiger Werke
führen sollten. 
Prokofjew erhielt bereits kurz nach seiner Rück-
kehr in die Heimat Aufträge für Film- und Schau-
spielmusiken. Er war auf diesen Gebieten noch
unerfahren, doch reizte es ihn immer, sich neuen
Aufgaben zu stellen. Sein erster Versuch galt dem
Film „Leutnant Kishe“. Aber als noch 1936 damit
begonnen wurde, Jubiläumsveranstaltungen zur
100. Wiederkehr von Puschkins Todestag vorzu-
bereiten, erhielt er die Gelegenheit, sich verschie-
dener Puschkin-Werke anzunehmen. Geplant war
u.a. ein Film zu „Pique Dame“, und er sollte die
12
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Filmmusik dazu schreiben. Für Prokofjew war dies
eine schöne Möglichkeit, sich mit dem Werk des
Dichters wieder ernsthaft zu beschäftigen und
eine eigene musikalische Interpretation zu versu-
chen. Die Aufnahmen zum Film begannen 1937.
Den Filmregisseur Michail Romm hatte die Arbeit
gerade an dieser Oper besonders gereizt, „an er-
ster Stelle deshalb, weil es wenig Worte gab, im
wesentlichen stumme Bilder, eine Pantomime, bei
einer großen Dichte ausdrucksstarker Wirkungen.“
Das war auch der Grund, weshalb er der Musik
eine besondere Rolle zuschrieb und in Prokofjew
einen kongenialen Partner zu finden glaubte. Der
Komponist schrieb 24 Nummern. Viele von ihnen
wiederholen sich mehrmals, gleichsam als Leit-
motive. „Mit der ihm eigenen Genauigkeit legte
Prokofjew weder dramatische noch lyrische Mu-
sik vor“, berichtete Romm weiter. „Er nahm das
Motiv der vorherrschenden Idee der Szene; alle
Phrasen wiederholen sich mehrmals in der ein-
fachsten Form, auf dem Flügel wie eine Etüde
ständig wiederholt, fast aufdringlich: 3 Noten und
7 Noten. Das gab dem Film die unausweichliche
Kälte.“ Nach Kenntnis der Entwürfe hatten Re-
gisseur und Komponist das Gefühl, in gleiche
Richtung zu arbeiten. Sie strebten keinen großen
Regiefilm, sondern eher einen intimen Kammer-
film an. 
Für Prokofjew war es nicht schwierig, streng nach
professionellen Vorgaben zu arbeiten. Exakt gab
er vor jeder Nummer der Partitur die zugehörige
Filmszene an. In den Notizen am Rande seines
Manuskriptes ist anschaulich zu erkennen, wie er
sich das Genre der Filmmusik aneignete. Der Kom-
ponist fühlte offenbar genau den Platz und die
Bedeutung der Musik im Film. Er illustrierte nicht
die Ereignisse, sondern er komponierte das We-
sen der Szene, entschied sich sogar dafür, dies al-
les rein orchestral zu tun und auf die menschli-
che Stimme zu verzichten. 
„Schon Ende Januar 1938 fuhr die Gruppe nach
Leningrad, um die ersten Episoden aufzunehmen“,
13




paßten nicht in die So-
wjetzeit“, berichtete der
Filmregisseur Michail
Romm. „Mit dem sozia-
listischen Realismus





1930 sei in der Zeitung
zu lesen gewesen, daß
keinerlei Tricks des Re-
gisseurs „Pique Dame“




Auf wessen Mühle leitet
sie Wasser? Als schwere
Last liegt sie auf den
Schultern des Hörers.“
Die Prawda meinte
sogar, „Pique Dame“ sei
„als Kunstwerk hervorge-
gangen aus der deka-
denten Psyche des Adels
der Neunzigerjahre des
19. Jahrhunderts und ist




erinnerte sich Romm. „Die Arbeit begeisterte uns
alle derart, daß ich darüber jede Müdigkeit vergaß.
Ich meinte, daß ich den Film sehr schnell machen
könnte; wir nahmen die ganze Natur im Februar
auf und begannen im März im Pavillon. Zum 1.
Juni wollte ich die Dreharbeiten beenden. Das Ma-
terial gefiel mir. So wie es bei Puschkin in ,Pique
Dame‘ 107 szenische Anmerkungen gibt, so be-
stand der Film zur Hälfte aus stummer Pantomi-
me. Am Text Puschkins zu arbeiten und zu insze-
nieren, war keiner anderen Wonne vergleichbar ...
Das alles war romantisch und herrlich.“ 
Doch 1938 wurde die Weiterarbeit an dem Film
seitens der sowjetischen Kulturbürokratie abge-
sagt. Die Musik aber war bereits komponiert,
konnte nun jedoch nicht aufgeführt bzw. einge-
spielt werden. Seither liegt das Manuskript in ei-
nem Moskauer Archiv. Der Komponist selbst hat
zwar einige Themen daraus später in anderen Wer-
ken verwendet, und Gennadi Roschdestwenski be-
nutzte einige Nummern für die „Suite Puschki-
niana“, doch die eigentliche Filmmusik blieb lange
Zeit völlig unbekannt. Hinzu kommt, daß Pro-
kofjew keine vollständige Partitur erarbeitet hat-
te, sondern einen Arbeitsschritt vorher unterbro-
14






chen wurde. So existiert von ihm lediglich ein so-
genanntes Particell, also ein Kompositionsentwurf
auf einigen wenigen Notenlinien mit zahlreichen
Orchestrierungsanweisungen. 
Und hier begann die Arbeit von Michail Jurowski.
Er sichtete das Material und stellte verschiedene
Musikabschnitte zu einer Suite aus der Filmmu-
sik zusammen. Dann instrumentierte er die Stücke
nach der originalen Beschreibung und mußte
natürlich mit vorsichtiger Hand einiges ergänzen.
Aus seiner langen dirigentischen Erfahrung im
Umgang mit Prokofjews Musik ist es ihm nicht
schwergefallen, den Intentionen des Komponisten
zu folgen. So war ein knapp halbstündiger zykli-
scher Ausschnitt aus der Filmmusik entstanden.
Dabei handelt es sich bei dieser Musik tatsächlich
um einen originalen Prokofjew, um eine stark in-
spirierte Orchesterpartitur und damit um ein
hörenswertes Werk, gleichzustellen mit den wun-
derbaren Balletten des Komponisten.
Im Jahre 2003 dirigierte Michail Jurowski selbst die
Uraufführung beim Rundfunk-Sinfonieorchester
Berlin und seither auch bei verschiedenen ande-
ren Orchestern. So können auch wir uns freuen, ein
„neues“ Werk Prokofjews kennenzulernen.
15
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Pique Dame
Zum Inhalt
Lisa lebt als Pflegetochter bei einer 80jährigen
Gräfin, die einst als eine umschwärmte Schönheit
galt und durch das Kartenspiel reich geworden
war. Allerdings hatte die Gräfin nur um den Preis
ihrer Liebe das Geheimnis der drei gewinnbrin-
genden Karten erfahren. Von dieser Geschichte
völlig fasziniert ist der junge Offizier Hermann, als
er der alten Gräfin und Lisa in St. Petersburg be-
gegnet. Er verliebt sich in Lisa, die sich mit dem
Fürsten Jeletzky verloben will. Lisa verfällt ihm so-
fort, bemerkt aber nicht, daß Hermann mehr dem
Kartengeheimnis auf die Spur kommen will. Der
Weg in Lisas Zimmer führt durch das Schlafge-
mach der alten Gräfin. Hermann, der von Lisa den
Schlüssel erhalten hat, verbirgt sich im Zimmer der
Gräfin und will sie mit vorgehaltener Pistole zwin-
gen, ihm das Kartengeheimnis zu verraten. Die
Gräfin stirbt vor Aufregung. Doch Hermann quält
der Gedanke, daß er der Gräfin das Kartenge-
heimnis nicht entlocken konnte. Da erscheint ihm
ihr Geist und nennt ihm drei Karten, die Drei, die
Sieben und das As. Lisa, die nun erkennt, wie sehr
es Hermann um das Spiel geht, stürzt sich in die
Newa. Hermann indessen setzt sein gesamtes Ver-
mögen auf die Karten. Doch die letzte gewinn-
bringende Karte ist nicht das As, sondern die Pi-
que Dame. Höhnisch grinsend erscheint der Geist
der alten Gräfin, Hermann tötet sich selbst.
Einfühlend rekonstruiert
von Michail Jurowskis Hand
und doch „original Prokofjew“:
ein hörenswertes Werk
16
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Alexander Glasunow;
Gemälde von Ilja Repin L ange Jahre galt Alexander Glasunow zwar alsein Großer seiner Zunft, doch seine Musik
wurde in Deutschland recht wenig aufgeführt. Das
scheint in seiner Heimat anders zu sein. Dort
wurde er gelegentlich als „der größte russische Sin-
foniker“ apostrophiert, als „würdiger Fortsetzer
Beethovens, objektiver, klarer, konsequenter und
umfassender als Tschaikowski“. Gerühmt wird Gla-
sunows klanggerechte, für jedes Instrument dank-
bare Schreibweise und eine äußerst einfühlsame
Kunst der Instrumentation. In Glasunows vielsei-
tigem, auf sicherer Satzkunst gegründetem Schaf-
fen offenbart sich die kosmopolitische Grundhal-
tung des Komponisten: Obwohl er niemals dem
Petersburger Kreis des „Mächtigen Häufleins“ um
„Jedes seiner neuen
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geb. 10. 8.1865
in St. Petersburg;









Professor am St. Peters-
burger Konservatorium
1905 –1928















Mussorgski, Borodin, Cui, Rimski-Korsakow und
Balakirew angehörte, nahm er doch dessen Ideale
einer „russischen Nationalmusik“ in sich auf, setz-
te sich aber ebenso auch mit den Bestrebungen der
eher weltoffenen Komponisten um Tschaikowski
auseinander, um – wie diese – westeuropäische
Tendenzen in sein Schaffen einfließen zu lassen.
So verstand er es auf originäre Weise, eine echt
russische Substanz mit feinster europäischer Mu-
sikkultur zu verbinden und slawische Melancholie
mit weltbürgerlicher Lebensfreude zu bereichern.
Glasunow, aus einer traditionsreichen Petersburger
Verlegerfamilie stammend, erfühlte seine Berufung
schon sehr frühzeitig als einer, der „von der Mu-
sik besessen“ ist, wie er bekannte. „Wenn ich nicht
komponieren könnte, hätte ich den Eindruck, mei-
ne Zeit zu verlieren.“ Der junge Mann kam in die
Hände von Nikolai Rimski-Korsakow (1844 bis
1908), zu dieser Zeit Lehrer am Petersburger Kon-
servatorium. Der bescheinigte dem Zögling alsbald
eine gewisse Genialität. Zum Dank – so könnte
man meinen – komponierte der junge Mann mit
16 Jahren seine 1. Sinfonie, ein großangelegtes
Werk, durchdrungen von slawischem Liedgut. Si-
cherlich mußte der Lehrer einiges korrigieren, viel-
leicht auch manchen handwerklichen Tip geben,
doch als Balakirew sie in St. Petersburg 1882 auf-
führte, machte sie nicht nur guten Effekt, sondern
wurde für den noch lernenden jungen Komponi-
sten ein triumphaler Erfolg. Franz Liszt (1811 bis
1886), den Glasunow übrigens besonders verehr-
te, führte diese Sinfonie bereits zwei Jahre später
erfolgreich in Weimar auf und meinte danach, daß
„von diesem Komponisten noch die ganze Welt
sprechen“ werde. Und so wurde nach und nach
„jedes seiner neuen Werke ... als ein musikalisches
Ereignis erster Ordnung aufgenommen“ –, schrieb
Strawinsky viel später in seinen „Erinnerungen“ –,
und fuhr fort: „Ich war fasziniert von der stau-
nenswerten Meisterschaft des Könnens. Es war
doch ganz natürlich, daß ich diese Sinfonien zum
Vorbild genommen habe.“ 
19
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Im Revolutionsjahr
1905, gerade als Glasu-
now Direktor des Peters-
burger Konservatoriums





für die Partei des Volkes













Sein Debüt als Dirigent gab Glasunow im Oktober
1887. Diese Tätigkeit führte ihn fortan häufiger ins
Ausland. Dort machte er nicht nur seine eigene
Musik einer größeren Öffentlichkeit bekannt, son-
dern nutzte diese Gelegenheiten, sich auch für
Werke seiner russischen Kollegen einzusetzen. Das
brachte ihm Freunde in der Heimat ein, sogar die
Versöhnung der untereinander konkurrierenden
bzw. rivalisierenden Petersburger und Moskauer
Schulen, von denen die eine der anderen man-
gelndes Nationalgefühl, die andere der einen
handwerklichen Dilettantismus vorwarf. Aber
dieser vorgebliche Mangel findet sich im Werk Gla-
sunows (übrigens auch in dem seines Lehrers Rim-
ski-Korsakow) in einer technischen Perfektionie-
rung geradezu überkompensiert. Und schließlich
wurde dem Komponisten sogar angelastet, seine
ganze Kunst sei „Technik“, die zum eigentlichen
Inhalt wird. „... die Außenseite der Glasunowschen
Musik ist mit allen Eigenschaften ausgestattet, um
dem Ohr zu schmeicheln, selbst dem des Liebha-
bers. Alles bei Glasunow ist elegant gemacht, al-
les klingt hell und saftig. ... Unter der Hülle er-
staunlicher Schönheiten und reiner Architektonik
– eine Schicht kontrapunktischer Gebilde. Über ih-
nen die Plastik der thematischen Gestalten. Ein
kompaktes Massiv an Technik“ (W. Karatygin). Mit
solcherart allumfassender kompositorischer Tech-
nik verstand es Glasunow, eigene Farben und Stim-
mungen der russischen Musik im Konzert der eu-
ropäischen Völker einzuordnen, seinerseits aber
auch von allüberall Melodien und Motivsplitter
aufzunehmen: So verarbeitete er neben russischem
z.B. auch ungarisches, griechisches, tscherkessi-
sches, spanisches, polnisches, orientalisches, finni-
sches Volksgut, sogar mittelalterlich-französische
Weisen in seinen Klavierminiaturen und Orche-
sterwerken. Einem Mozartschen Schönheitsideal
blieb er erklärtermaßen zeitlebens verpflichtet und
huldigte einem Romantizismus in klassisch ge-
glätteten, ausgeglichenen Formen. So galt er be-
reits zu seinen Lebzeiten als der „letzte Klassiker“.
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Er suchte nicht nach musikalisch aufwühlenden
Neuerungen wie viele seiner Zeitgenossen, sondern
fand seine Aufgabe eher in einer ausdrucksstarken
Intensivierung der Gefühlswerte. Und da kam ihm
sein immer wieder hochgelobtes Vermögen, sich
technisch-brillant zu artikulieren, sehr entgegen,
vor allem in der hohen Kunst, ein glänzend-in-
strumentales Farbgeflecht zu entwickeln und mit
solchen koloristischen Mitteln größte Wirkung zu
erzeugen. Das beherrschte zu seiner Zeit wohl nur
noch Richard Strauss in diesem Maße. 
Im Jahre 1899 wurde Glasunow, der niemals selbst
ein Konservatorium besucht hatte, als Professor
für Instrumentation und Kontrapunkt an das Kon-
servatorium seiner Heimatstadt berufen und dort
1905 sogar in Nachfolge seines Lehrers Rimski-
Korsakow zum Direktor ernannt. Bis 1928 sollte
er dieses Amt innehaben. In all diesen Jahren en-
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gagierte sich Glasunow für seine Studierenden, zu
denen auch Prokofjew und Schostakowitsch zähl-
ten. Er gründete ein Studentenorchester und ein
eigenes Opernstudio an seinem Institut, setzte so-
gar sein eigenes Gehalt für Stipendien ein. Durch
die Vielseitigkeit seiner kompositorischen, päd-
agogischen und ehrenamtlichen Tätigkeit war
Glasunow damals zur bedeutendsten und einfluß-
reichsten Persönlichkeit im russischen Musikleben
aufgestiegen. Doch seine eigene Kompositions-
tätigkeit ging während all dieser Jahre zwangs-
läufig sehr zurück, so daß sein eigentliches Haupt-
werk schon kurz nach der Jahrhundertwende
bereits so gut wie vollständig vorlag, darunter al-
lein acht Sinfonien (eine neunte war begonnen,
aber nie vollendet worden), sein bis heute belieb-
tes und immer wieder gern aufgeführtes Violin-
konzert, Ouvertüren, Sinfonische Dichtungen u.a.
Viele seiner Werke, darunter auch zahlreiche für
unterschiedliche Kammermusikbesetzungen, sind
kurze Zeit nach ihrer Entstehung veröffentlicht
worden. Ein Gönner, der reiche Kunstenthusiast
M. P. Beljajew, hatte dem Komponisten vorge-
schlagen, dessen 1. Sinfonie zu drucken. Daraus
entstand dann in Leipzig ein eigener Musikverlag,
dessen Grundstock das Glasunowsche Gesamtwerk
ist. Ehrungen in aller Welt wurden ihm zuteil, dar-
unter die Ehrendoktorwürden der Universitäten
Cambridge und Oxford. Zahlreichen Akademien
der Künste gehörte er als Mitglied an, so denen
von Berlin, Paris und Budapest. Er war Offizier der
Ehrenlegion. Selbst in der Sowjetunion wurde ihm,
obwohl er kaum mehr komponierte, die damals
hohe Auszeichnung eines „Verdienten Volks-
künstlers“ angetragen. Im Jahre 1928 gehörte er
als Vertreter seines Landes zur Internationalen
Jury des Komponistenwettbewerbs bei der Schu-
bert-100-Jahr-Feier in Wien. Noch in jenem Jahr
übersiedelte er mit seiner Familie nach Paris. Dort
lebte er bis zu seinem Tode, reiste oftmals als Di-
rigent durch Europa und war auch weiterhin kom-
positorisch tätig. So entstanden dort sein Klavier-
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Rimski-Korsakow, den
sich sein Schüler zum
Widmungsträger aus-
gewählt hatte, berich-





„Das war ein wirklicher
Freudentag für uns alle,
die Musiker der jungen
russischen Schule. Ju-
gendlich in der Einge-
bung, aber reif in Tech-
nik und Form, errang
die Sinfonie einen gro-
ßen Erfolg. Das Publikum
rief den Komponisten,
und als er auf die Bühne
kam, war es erstaunt,
daß er ein Junge in
Gymnasiastenuniform
war.“
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Aufführungsdauer:
ca. 21 Minuten
Das Werk entstand im
Jahr 1904 und wurde
am 19. Februar 1905



















Zu seinen Schülern in
Petersburg und am










konzert, das Violoncellokonzert und das Saxo-
phonkonzert, sämtliche Orgelwerke, mehrere
Kompositionen für Klavier und einige für Streich-
quartett. Hoch geehrt starb er 1936 in Paris. Sein
Grab schmückt ein Denkmal des französischen
Bildhauers René Duparcq mit einer Büste des
deutschen Bildhauers Karl Altenbernd. Mehrere
bedeutende Porträts von Glasunow schuf der rus-
sische Maler Ilja Repin. Der Konzertsaal im St. Pe-
tersburger Konservatorium trägt seinen Namen.
Das Violinkonzert a-Moll gilt als das am meisten
aufgeführte Werk Glasunows und machte den
Komponisten, immerhin als Schöpfer von acht Sin-
fonien in weiten Kreisen und über die Grenzen sei-
ner Heimat hinaus bekannt, richtig populär. Es
gehört neben dem kurz zuvor entstandenen Vio-
linkonzert von Jean Sibelius zu den herausragen-
den Werken dieses Genres aus dem 20. Jahrhun-
dert und besticht durch volkstümliche Haltung der
Melodik, durch eine frische Rhythmik und durch die
Bravour des Soloparts. Letzteres mag zwar nicht für
den Erfolg auf den Konzertpodien der Welt aus-
schlaggebend gewesen sein, dennoch haben zahl-
reiche Geiger gerade deswegen begierig nach
diesem Werk gegriffen, um ihre Fertigkeiten zu de-
monstrieren. Nathan Milstein (1904 – 1992), einer
der großen Geiger unserer Zeit – übrigens zeitwei-
lig Schüler von besagtem Leopold Auer – debü-
tierte sogar mit diesem Konzert als 10jähriger un-
ter der Leitung des Komponisten und spielte das
Konzert sein ganzes Leben lang mit Begeisterung. 
Das Werk zeugt von der großen Instrumenta-
tionskunst seines Schöpfers, aber auch davon, wie
sehr Glasunow bestrebt war, zwar die formalen
Aspekte seiner Vorgänger zu beherzigen, dennoch
selbst nach neuen Ansätzen zu suchen und die
äußere Architektur des jeweiligen Werkes nach
eigenem Ermessen zu entwerfen. Ein solcher sub-
til-individueller Gestaltungswille prägte z.B. auch
seine Sinfonien seit seiner Vierten (1893). Sein Vio-
linkonzert ist äußerlich als einsätziges Werk ange-
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legt. Dennoch hat es eine dreiteilige Binnenstruk-
tur erhalten, wie es das klassische Formschema ver-
langt. Dies allein wäre nicht neuartig, nicht über-
raschend, denn das gab es schon bei Mendelssohn
und in Lisztschen Klavierkonzerten. Doch Glasu-
now plazierte den langsamen „Satz“nicht üblicher-
weise in der Mitte des Werkes, sondern stellte ihn
inmitten des ersten „Satzes“, als sei er lediglich ein
lyrisches Einsprengsel. So offenbart sich uns plötz-
lich und völlig unerwartet ein vollständig ausge-
bauter, selbständiger Teil. Heute mag uns dies nicht
als Besonderheit auffallen, sind wir doch längst ge-
wohnt, zahllosen Experimenten ausgesetzt zu sein.
Vor 100 Jahren aber galt so etwas noch als er-
kennbarer Regelverstoß und demnach als mutiger
Versuch, aus gewohnten Bahnen auszuscheren. 
Violinkonzert a-Moll
Zur Musik
Nach der Vorstellung eines melodiösen Themas in
der Solovioline, einigen virtuos-spielerischen Vari-
anten und zusätzlichen Gedankensplittern (Mode-
rato) leitet der Solist mit einem kadenzartigen Ab-
gang schon sehr bald in den langsamen Teil
(Andante sostenuto) über. Bestechend sind die har-
monischen wie auch die sicher geführten virtuo-
sen Aufhellungen durch die Solovioline. Und dann
landet alles wieder im anfänglichen Geschehen,
jetzt allerdings virtuoser, lebendiger. Eine große So-
listen-Kadenz, technisch sehr anspruchsvoll, führt
nahtlos zum Schlußteil über. Es ist ein brillantes
Rondo mit einem tänzerisch bewegten, von der So-
lovioline gebrachten Hauptthema und stark auf-
gelichteten neuen Gedanken. Der Schluß wird sehr
deutlich vom virtuosen Element bestimmt, das zu-
gleich den volkstümlichen Charakter des Werkes
unterstreicht.
Großartig instrumentiert,
volkstümlich in der Melodik, 
von frischer Rhythmik und mit
einem bravourösen Solopart
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Monate vor seinem Tod
im November 1893
I mmer wieder wird versucht, die Kompositionenvon Peter Iljitsch Tschaikowski in einen ab-
soluten Zusammenhang mit seinem nicht ganz
einfachen Leben und seinen persönlichen Schick-
salsschlägen zu stellen und darin die Seelener-
güsse eines paranoiden, schizophrenen und ho-
mosexuellen Melancholikers zu erkennen. Schon
zu seinen Lebzeiten hatten sich die Gemüter an
seinen Werken erhitzt. Für seine Landsleute war
er schlicht zu westlich, für das westliche Ausland
jedoch „barbarisch-asiatisch“ oder „ungestüm-rus-
sisch“, immer aber viel zu gefühlsbetont weichlich,
zu sentimental, salonhaft-kitschig. Doch seine
Werke haben schon frühzeitig die ganze Welt auf-
horchen lassen. Sie haben zu Disputen angeregt
Seinem Wesen nach Romantiker,
tief verwurzelt in der russischen
Heimat, erfühlte er die Musik
aus seiner Seele heraus
Peter Tschaikowski
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geb. 25. 4. (7.5.) 1840
in Kamsko-Wotkinsk
(Ural);

















nin N. von Meck, arbei-
tete seither als Kompo-







und nachdrücklich auf die sich erst allmählich her-
ausbildende russische Nationalmusik aufmerksam
gemacht. Inzwischen zählen viele seiner Werke zu
den meistgespielten Kompositionen in den inter-
nationalen Konzertsälen. Seine Opern, besonders
„Eugen Onegin“ und „Pique Dame“, und seine
großen Ballette wie „Schwanensee“, „Dornrös-
chen“ und „Der Nußknacker“ sind an großen Büh-
nen immer wieder zu erleben.
Tschaikowski war im Vergleich zu manchen an-
deren namhaften Komponisten erst ziemlich spät
zur Musik gekommen, obwohl er bereits als Kind
intensiven musikalischen Unterricht genossen
hatte. Eine entsprechende Begabung war in sei-
nem Elternhause durchaus gefördert worden, doch
Vater und Mutter hatten ihn für eine Beamten-
laufbahn vorgesehen. Als 22jähriger begann er
dann aber doch ein Studium an dem von Anton
Rubinstein gegründeten Konservatorium in St. Pe-
tersburg und wurde schon bald, selbst noch ohne
eigentlichen Abschluß, Theorielehrer am neuen
Moskauer Konservatorium, 1866 gerufen von Ni-
kolai Rubinstein, dem Bruder des Petersburgers. 
Ganz im Gegensatz zu den Komponisten, die sich
selbst als die eigentlichen Erneuerer einer natio-
nal-russischen Musik ansahen – das waren die
„Novatoren“ des Petersburger Kreises (Balakirew,
Mussorgski, Cui, Rimski-Korsakow und Borodin),
später spöttisch „Das mächtige Häuflein“ genannt
–, hatte Tschaikowski eine gründliche Ausbildung
durchlaufen, kannte sein Handwerkszeug wie
kaum jemand und wußte damit umzugehen. Er
begriff die akademische Ausbildung, also die
Kenntnis der europäischen Musikgeschichte und
die Beherrschung aller ihrer Formen und Verfah-
ren, als notwendige Voraussetzung zur Entwick-
lung einer wirklich anspruchsvollen nationalen
Kunstmusik.
Als Komponist machte Tschaikowski es sich selbst
in vielerlei Hinsicht recht schwer, dies sowohl aus
charakterlichen Gründen als auch aus akademisch
erlernter Selbstdisziplin. Schüchtern, menschen-
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scheu, unter seiner homosexuellen Veranlagung
leidend, wurde der sensible junge Mann von ge-
legentlichen, aber schweren Depressionen heim-
gesucht. Und doch arbeitete er bis zur völligen Er-
schöpfung, in seinem eigenen künstlerischen
Selbstverständnis den Ausgleich suchend. Er diri-
gierte – anfangs ohne rechte Erfolge –, wenn er
Gelegenheit dazu bekam, schrieb Kritiken, wo
immer es ging, lehrte und komponierte mit Fleiß.
Als ihm eine hohe Gönnerin, die reiche Witwe Na-
deschda von Meck, 1878 eine gute Jahresrente
aussetzte, gab er sein Lehramt auf, um als Kom-
ponist und Dirigent seinen eigenen Weg zu be-
ginnen. Großartige Werke entstanden seither, z.B.
einige Opern, darunter „Eugen Onegin“, die vier-
te und fünfte Sinfonie, das Violinkonzert, Kam-
mermusik, das „Dornröschen“-Ballett u.a.m. 
Tschaikowski war inzwischen vor allem im Ausland
berühmt geworden und wurde mehrfach zu Kon-
zerten eingeladen. Er dirigierte 1888/89 auf zwei
großen Europatourneen eigene Werke – darunter
am 20. Februar 1889 das 5. Philharmonische Kon-
zert der Gewerbehauskapelle in Dresden, das Or-
chester, welches sich später Dresdner Philharmo-
nie nennen sollte. 1891 wurde er in den USA
gefeiert, war auch 1893 wieder im Ausland un-
terwegs und erhielt in Cambridge zusammen mit
Saint-Saëns, Boito, Grieg und Bruch die Ehren-
doktorwürde. In seinem Wesen jedoch blieb er
melancholisch, sogar schwermütig. Um so er-
staunlicher ist es, wieviel Kraft er in seine kom-
positorischen Arbeiten investierte. Und der Tod er-
eilte ihn mitten aus seinem Schaffen heraus. Lange
Zeit hieß es, er sei ein Opfer der Cholera gewor-
den, doch verdichtet sich später immer mehr die
Mutmaßung, es sei wohl doch Selbstmord gewe-
sen, eine selbst zugefügte Arsenvergiftung.
Tschaikowski erfühlte die Musik aus seiner Seele
und wollte sie auch so ausgedrückt wissen. Für ihn
war die Musik eine Sprache, deren Ausdrucks-
fähigkeit die des Wortes bei weitem überragt. Sie
wurde sein ureigenes Metier. So malte er denn in
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Der Musikkritiker H. La-
roche hatte Tschaikow-














das wir nach Glinka
gehabt haben.“
Strawinsky nannte ihn
– nicht allein nur des-
halb – den „von uns
allen am meisten russi-
schen“ Komponisten.





Er fühlte sich dort auf
Dauer keineswegs wohl
und entkam einer sol-
chen Knechtschaft erst,
als ihm eine Gönnerin,
die reiche Witwe Na-
deschda von Meck, eine
Jahresrente aussetzte




denn beide waren sich
niemals persönlich
begegnet.
Klängen, hörte auf den wundersamen Gesang im
Volke und hauchte ihm neues Leben ein. 
Der Schlüssel zu seiner Musik liegt in der großen
Spannung zwischen hemmungsloser emotioneller
Entladung und einer disziplinierten Formgestal-
tung. Und Spannung entsteht auch zwischen dem
Wechsel von schmelzend-ausdrucksvollen und
eintönig-schlichten melodischen Rankengewäch-
sen oder den bald leidenschaftlich-ungebärdigen,
bald wieder straff organisierten Rhythmen. Seine
Harmonik gibt sich schillernd, ist mal flächig-
schlicht, mal überreich. Und alles mündet in einer
immer wieder schnell entflammbaren Orchester-
sprache. 
Seinem Wesen nach war Tschaikowski Romanti-
ker, der tief in seiner russischen Heimat wurzelt.
Er kannte nicht nur das Volksgut, sondern lebte
in ihm, atmete es ein und ließ sich davon um-
strömen. Und so verwundert es keineswegs, wenn
in seiner Seele gerade diese Seite oftmals stark an-
zuklingen vermochte und er selbst verzückt und
rauschhaft aus solchen Quellen schöpfte. Tschai-
kowski komponierte gerade deshalb eine in hohem
Maße subjektive Musik, die weder rein russisch
noch irgendwie westlich ist, sondern allgemein-
gültigen Anspruch sucht, ihn auch vertritt. So ist
er in die Geschichte eingegangen als einer, der der
russischen Musik zu Weltruhm verhalf und zum
Vorbild der nachfolgenden Komponistengenerati-
on wurde. 
Zwischen März und Mai 1891 war Tschaikowski
in den Vereinigten Staaten auf Tournee gewesen.
Anfang 1892 und im Winter zum Jahre 1893 folg-
ten weitere Konzertreisen durch Westeuropa. Als
29
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Bereits in der 4. Sinfo-
nie war es dem Kompo-
nisten gelungen, die
Musik zum wahren Aus-
drucksmittel für sein




deuten. In der Fünften
zeichnete er die „völlige
Ergebung in das Schick-
sal“, aber in der 6. Sin-
fonie war er nicht mehr
bereit – wie vorher
noch –, „das Schwere
und Dunkle“ wirklich zu
lösen und aufzulichten.
er im Februar heimkam, begann er mit einem neu-
en großen Werk, von dem er selbst glaubte, da-
mit einen „Schlußstein“ unter sein Schaffen set-
zen zu müssen. Es sollte seine 6. Sinfonie h-Moll
werden, die er schon bald nach der Uraufführung
seine „Pathétique“ nannte.  
Er ging, wie schon in einigen anderen Fällen, von
einem Programm aus, das er längst mit sich her-
umgetragen hatte, aber „für alle ein Rätsel blei-
ben“ sollte. „Dieses Programm ist durch und durch
subjektiv“ – schrieb er dem vergötterten Neffen
Wladimir Dawidow, dem späteren Widmungsträ-
ger. „Der Form nach wird diese Sinfonie viel Neu-
es bieten, unter anderem wird das Finale kein lär-
mendes Allegro, sondern – im Gegenteil – ein sehr
lang gedehntes Adagio sein.“ Sein eigenes Leben
also wollte er künstlerisch betrachten: „Der erste
Satz ist ganz Aufschwung, Zuversicht, Tatendurst.
Er muß kurz sein (das Finale ist der Tod – als Re-
sultat der Zerstörung). Der zweite Satz ist die Lie-
be; der dritte Enttäuschung; der vierte endet mit
Ersterben.“ Und so wurde das langsame Tempo
des letzten Satzes eine der revolutionären Neue-
rungen dieses Werkes. Tschaikowskis vorherige
großen Werke endeten alle zuversichtlich, diese
Sinfonie jedoch klingt in einer völlig pessimisti-
schen Weise aus, malt Traurigkeit, Abschied und
Vergehen.
Wäre auch die Selbstmordtheorie nicht bekannt
geworden, könnte man doch unschwer heraus-
hören, daß der Todesgedanke als Schatten über
dem Schöpfer dieses Werkes schwebte, den Kom-
ponisten belastet haben mußte und der „Uner-
bittliche“ ihm die Hand geführt haben wird oder
zumindest neben ihm stand. Es ist allerdings kaum
zu glauben, daß zu dieser Zeit ein – wie auch im-
mer gearteter – Freitodgedanke ihn beschäftigt
haben wird. Viel eher – denke ich – versuchte hier
ein Künstler, sein Leben zu resümieren, über sei-
ne Erfolge und Mißerfolge, seine Hoffnungen,
Träume, erfüllte und unerfüllte Wünsche zu sin-
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Tschaikowskis Haus in
Klein, das er seit Mai
1892 bewohnte und in
dem er auch an seiner
„Pathétique“ arbeitete
31
mal der Tod. Dem wollte er Raum geben, ihn als
Lebender bereits beschwören, ja ihn ausloten, viel-
leicht sogar in seiner ureigenen Weise auskosten.
Unzweifelhaft ist das Werk ein musikalisches Le-
bensdokument, aber ebenso auch das allgemein-
gültige Abbild eines Menschen, der Vorurteile
nicht aufheben konnte und an den äußeren
Zwängen seiner Zeit zerbrechen mußte. 
Im April 1893 hatte Tschaikowski das Werk fertig
skizziert. Doch dann machte er noch die Reise
nach England, wo er für die Royal Philharmonic
Society seine 4. Sinfonie dirigierte und in Cam-
bridge ein Ehrendoktorat, den Grad des „Doctor
of Music“, verliehen bekam. Nach seiner Rückkehr
hatte er große Eile, die Sinfonie fertigzustellen. Er
schaffte es in den letzten Augusttagen, sichtlich
erschöpft. Am 29. Oktober konnte er die Urauf-
führung in St. Petersburg dirigieren und schloß
nur neun Tage später die Augen für immer.
Dieses Werk machte auf spätere Komponisten
nachhaltigen Eindruck. Für Glasunow und Si-
belius, sogar für Schostakowitsch, waren Tschai-
kowskis Sinfonien von entscheidender Bedeutung.
Und für uns alle, die wir in den Konzertsälen
sitzen, die wir Musik lieben und erleben wollen,




Januar 1892 bei einer
Aufführung von „Eugen
Onegin“ in Hamburg be-
gegnet war, verwendete
sowohl in seiner Dritten
als auch in seiner Neun-
ten langsame Schlußsät-
ze, vor allem aber wird
ihm die Ausdruckskraft
der „Pathétique“ im Ohr
gewesen sein, als er
seine eigene Sechste zu
seinem Lebensdokument
gestaltete.
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Autorin des nebenste-
henden Beitrags (leicht
gekürzt) ist Elfi M. Haller
1. SATZ
Adagio – Allegro non
troppo – Allegro vivo
4/4-Takt, h-Moll
Sinfonie Nr. 6 h-Moll
Zur Musik
In einer langsamen Einleitung erhebt über dunklen
Akkorden von Bratschen und Kontrabässen klagend
das Fagott seine Stimme. Vergeblich fragend irrt die
Melodie zwischen Fagott und Bratsche hin und her,
ehe sie verloren verhaucht. Aus diesem zunächst
zaghaft vorgetragenen Motiv entwickelt sich im Al-
legro non troppo immer drängender das Haupt-
thema. Flöten und Klarinetten leiten es zu den Gei-
gen über. Die Spannung steigert sich, bis sie in
gellenden Trompetenklängen die Schmerzgrenze
erreicht. Alles Aufbegehren gegen die Gewalt des
Schicksals ist umsonst. Es verebbt im Pianissimo der
Celli und verlöscht in den Bratschen. Die Welt
scheint stillzustehen.
Dann hebt das zweite Thema an. Diesem sehn-
suchtsvollen, alle Gefühle in sich vereinenden
Andante, verdankt die Sechste ihre Popularität.
Geigen und Celli tragen die überirdisch schöne
Melodie vor, die von einem sanften Intermezzo der
Holzbläser – erst die Flöten und das Fagott, dann
fallen Oboe und Klarinetten ein – unterbrochen
wird und zart verklingt. Geigen und Bratschen
nehmen das Thema auf, begleitet vom ganzen pa-
thetisch ausschwingenden, strahlend instrumen-
tierten Orchester. Im zartesten Pianissimo der Kla-
rinette und des Fagotts verhaucht die anmutige
Melodie.
Abrupt tritt ein Wechsel des Zeitmaßes ein: Alle-
gro vivo. Mit einem machtvollen Schlag des Or-
chesters beginnt noch einmal der wilde Kampf ge-
gen das Schicksal. Das Orchester entfacht die
ganze leidenschaftliche Glut der Empfindungen.
Es ist das letzte Aufbäumen eines Verzweifelten.
Nach der erschütternden Klage der Posaunen und
Streicher gibt es nur noch stille Resignation. Noch
Versuch des Lebensresümees
eines Künstlers – am Ende
der Tod als Schatten über
dem Schöpfer des Werkes
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einmal werden in der Reprise alle Empfindungen
zum Ausdruck gebracht. Am Ende bleibt die stil-
le Ergebung in das Schicksal. Voller Wehmut klingt
der Satz aus.
Nach dem Sturm und der Leidenschaftlichkeit des
ersten Satzes wirkt dieser Satz wie ein tänzerisch-
beschwingter, anmutiger Traum im 5/4-Takt. Die-
ser fünfteilige Rhythmus ist in der russischen
Volksmusik nicht ungewöhnlich. Celli tragen das
liebliche Hauptthema vor, das von den Holzbläsern
übernommen wird, auf das die Violinen mit einem
zweiten Thema antworten. Dieses übernehmen
wiederum die Holzbläser, unterlegt von Pizzicato-
Arabesken. Im kurzen Mittelsatz schwebt elegisch
ein drittes Thema vorüber. Ein Schatten von Weh-
mut legt sich über den sanft dahingleitenden Rei-
gen. Aber unmerklich wird das Hauptthema wie-
der erreicht und entfaltet noch einmal seine
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Laut Modest Tschaikowski „erzählt“ der Satz „die
Geschichte des musikalischen Werdegangs meines
Bruders. Zu Anfang war ihm die Musik nur ein
Zeitvertreib, ein Spiel, dann wurde er zusehends
ernster, bis er endlich ein weltberühmter Meister
wurde.“ Hier sind Scherzo und ein Marsch inein-
ander verwoben. Zunächst flirren und schwirren
Streicher und Holzbläser unruhig umher, bis sich
über das Gewirr ein kurzes energisches Motiv er-
hebt. Die Oboe stimmt es an, dann wiederholen
es die Posaunen, die Hörner und die Trompeten,
bis es im Klanggewoge mitgerissen wird, ehe es
sich schließlich, von der Klarinette angeführt, zum
Thema entwickelt. Das Orchester brandet macht-
voll darüber hinweg, aber es taucht immer wieder
aufs neue leuchtend auf. Mehrere Male wiederholt
sich das Auf und Ab, bis sich schließlich der
schmissige Marsch durchsetzt.
Ungewöhnlich ist der Satz, der die Sechste been-
det. Zum ersten Mal verzichtet Tschaikowski hier
auf einen triumphalen Ausgang, wie er sonst all-
gemein in Sinfonien üblich ist. ... In mehreren
Briefen betonte er immer wieder den Requiem-
Charakter des Werkes. Eine bewegende Klage über
die Vergänglichkeit alles Irdischen hebt an. Das
Leben ist zu Ende, der Abschied unabänderlich.
Und doch wird die schmerzliche Trauer des Haupt-
themas noch einmal von einem traumschönen
zweiten Thema abgelöst, das sich langsam stei-
gernd gegen das Schicksal aufzubäumen versucht,
aber bald wieder resignierend in sich zusammen-
sinkt. Noch einige Male hebt ein leidenschaftliches
Aufbegehren an, aber eine überirdisch schöne,
schwermütige Melodie erhebt sich immer wieder
tröstlich über das Unabänderliche. Am Ende ge-
hen dunkle Streicher- und Paukenklänge in einen
abschiednehmenden zuversichtlichen Choral über.
Ein abschließender Trommelwirbel und Fanfa-




















Giovanni Battista Pergolesi (1710 – 1736)
STA BAT MAT E R
für Soli, Chor und Orchester
Wolfgang Amadeus Mozart (1756 – 1791)
ME S S E C-DU R











Johann Sebastian Bach (1685 –1750)
Toccata und Fuge für fünf gleiche Instrumente
Joseph Haydn (1732 –1809)
Cassatio D-Dur für vier Hörner, Violine,
Viola und Kontrabaß
Manfred Weiss (geb. 1935)
ZUM 70. GEBURTSTAG DES KOMPONISTEN
Suite für vier Hörner
Kerry Turner (geb. 1960)
2. Hornquartett
Georges Bizet (1838 –1875)
Carmen-Suite für vier Hörner
Kerry Turner
„Casbah of Tetouan“ für fünf Hörner
Ausführende
PHILHARMONISCHES HORNQUARTETT
Jörg Brückner  ·  Friedrich Kettschau
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23 ME H R E I N ZU C K E N
A L S E I N SC H W I N G E N
Im Reich der Geometrie ist eine Biegung gemeint, bei Papier eine Men-
geneinheit. Jäger reden von Waffen. Architekten denken an Wölbun-
gen, Kartographen an eine Stadt in Niederbayern. Er kann leuchten,
wenn sich Gas elektrisch entlädt … Kaum ein Begriff trägt so viele Be-
deutungen wie der BOGEN . Dabei war von Musik noch gar nicht die
Rede. Dort aber setzt sich die Vieldeutigkeit fort, gibt es Bindebögen,
Phrasierungsbögen und Haltebögen. Von einem weiteren Bogen möch-
te dieses Textlein handeln – von jenem Bogen, dem die Streichinstru-
mente ihren Familiennamen verdanken und dessen Enden man nur in
seinem Fall „Frosch“ und „Spitze“ nennt.
Den richtigen Bogen zu finden ist nicht einfach. Er muß Balance, Kraft
und Elastizität haben und leicht zu führen sein. Weichere, schneller
wachsende Hölzer verlieren alsbald ihre Spannung. Schwere, schlecht
balancierte Bögen erschweren das Spiel. Ausgewogene Exemplare aus
Edelhölzern wiederum sind teuer – aber von bleibendem Wert. François
Tourte vollendete 1775 den modernen, nach innen gewölbten, auf-
wendig herzustellenden Bogen aus brasilianischem Fernambuk. Bis zu
200 traditionell weiße Roßhaare werden für einen Geigenbogen verar-
beitet. Kolophonium macht sie „streichfähig“, denn es setzt sich an den
Schuppen fest und bildet Häkchen, die die Saite für einen Moment fest-
halten, bevor sie sich losreißt, um an anderer Stelle erneut hängenzu-
bleiben. Es ist mehr ein Zucken als ein harmonisches Schwingen, das









































IM RAHMEN DER DRESDNER
MUSIKFESTSPIELE




Joly Braga Santos (1924 – 1988)
Abertura sinfónica Nr. 3
Ludwig van Beethoven (1770 – 1827)
Konzert für Klavier, Violine und Violoncello 
C-Dur op. 56 (Tripelkonzert)










Sonnabend, 11. 6. 2005
19.30 Uhr, B




Sergej Rachmaninow (1873 – 1943)
Sinfonische Tänze op. 45
Wolfgang Amadeus Mozart (1756 – 1791)
Konzert für Flöte, Harfe und Orchester
C-Dur KV 299
Dmitri Schostakowitsch (1906 – 1975)
Suite für Jazzorchester Nr. 1 (1934)
Dmitri Schostakowitsch 
Ballett-Suite Nr. 3 (1952), zusammengestellt aus
verschiedenen Ballett- und Schauspielmusiken:
op. 22 „Das goldene Zeitalter“
op. 27 „Der Bolzen“
op. 37 „Die menschliche Komödie“ und
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